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tanto desfasadas. Los llamados prerrománticos ya preconizaban unos nuevos conceptos. Lo relativo se impone a lo normativo. Con 
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aspiración en la mayoría de los países europeos. Sociológicamente es una época muy intensa, aunque contradictoria. 
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Contexto histórico-artístico 
Durante el siglo XIX, en el continente europeo se observa, en casi todos los países, unas mismas o parecidas luchas 
sociales. Siguen los enfrentamientos entre los partidarios de los ideales extraídos de la Revolución, y los partidarios de 
continuar bajo un régimen dictatorial y absolutista. Después de múltiples disputas, en algunos países lograron la 
instauración de repúblicas parlamentarias. 
Cultural y científicamente, el siglo XIX va a resultar en conjunto un período muy interesante y enormemente 
enriquecido por el gran número de acontecimientos que se dieron cita en él. 
La figura de Hegel, adornada por un apasionado idealismo, es especialmente relevante en   orden al pensamiento 
filosófico, y también lo es la de Schopenhauer, que proclama el valor de la voluntad. Por otro lado, los progresos 
científicos resultan tan numerosos como espectaculares. 
Antes del final del siglo XIX, en física se harán los siguientes descubrimientos: la fotografía, el teléfono, la lámpara 
eléctrica… 
Otros descubrimientos se dan también en química, biología…, que, de alguna manera, suponen el marco ideal para 
afrontar el final del siglo y el principio del siguiente, bajo unos nuevos conceptos más acordes con lo que se denomina 
Edad Moderna. 
En el mundo del arte, un aire nuevo comienza a soplar y a ir relegando y desplazando normas artísticas que se 
consideran ya un tanto desfasadas. Los llamados prerrománticos ya preconizaban unos nuevos conceptos. Lo relativo se 
impone a lo normativo. 
Con el romanticismo puede darse por iniciada la Edad Contemporánea. Las ideas de la Revolución, en especial la 
valoración de la libertad, se convierten en máxima aspiración en la mayoría de los países europeos. Sociológicamente es 
una época muy intensa, aunque contradictoria. Por una parte, la burguesía ilustrada continúa su expansión; por otra, 
existe una reacción contraría a las tesis mantenidas por los burgueses. 
  
272 de 390 
 
PublicacionesDidacticas.com  |  Nº 84 Julio 2017 
 
1.- EL ROMANTICISMO EN EL SIGLO XIX 
El análisis que venimos haciendo de los diferentes temas que aquí se tratan ha sido realizado a través de un sentido de 
síntesis que no está en oposición al concepto básico de su desarrollo histórico. 
El estudio pormenorizado de cuando aquí se expone corresponde, lógicamente, al concepto amplio que puede ofrecer 
un tratado de historia general de la música. 
El siglo XIX reclamaría para sí una muy larga exposición del contenido de toda su actividad musical, ya que, en este 
período, se efectúa una convergencia de todos los valores de la música pertenecientes a la época moderna, como fruto de 
las experiencias barrocas y clásicas, que adoptaron el sensualismo emocional que caracteriza el estilo romántico, vigente 
en todo este siglo. Los compositores que protagonizaron la nueva estética del siglo XIX, junto con otros, cuya relación sería  
muy extensa, se bastan,  sin embargo, para definir perfectamente el movimiento artístico, tanto por la riqueza de sus 
ideas musicales como por la diversidad de elementos que caracterizan a sus composiciones. 
En el romanticismo, la música se caracteriza por ser un tipo de música inspirada, principalmente, en la literatura, la 
naturaleza, los personajes y los acontecimientos históricos. 
Los músicos estuvieron, especialmente, sensibilizados a la hora de plasmar, en música, las emociones, tales como la 
angustia, la soledad, el deseo, la victoria…, que son los elementos imprescindibles de lo que se conoce como música 
programática, que, no obstante, ofrece otra corriente mucho más sutil que no puede especificarse: la que comunica ideas  
y emociones. 
La frase de Heine: “El arte clásico sólo tenía que expresar lo finito… el arte romántico tiene que representar lo infinito y 
lo espiritual”, sirve para conocer mejor las ideas subjetivas románticas, que, por otra parte, van a tener su inicio a partir 
del momento en que el músico tome conciencia de que es un artista libre e independiente, no como sucedió en el 
clasicismo y en el barroco, que estaban sujetos a las necesidades u los caprichos de sus protectores. 
 
 
 
La avalancha de literatura romántica hará mella en todos los músicos del siglo XIX, quienes la asumirían plenamente. 
Todo se ve romantizado: paisajes, pintura, literatura, historia… Hasta tal punto que muchos compositores se consideran a 
sí mismos artistas antes que músicos. 
2.- CARACTERÍSTICAS DE LA MÚSICA ROMÁNTICA 
Géneros Musicales. El concierto fue muy apreciado en el siglo  XIX (especialmente el de piano) por ser un género que 
favorece el desarrollo del virtuosismo. Su extensión es mayor que en el clasicismo. Algunos autores siguieron la forma del 
concierto tradicional en tres movimientos, si bien otros se tomaron una mayor libertad. 
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La sinfonía y la sonata sufrieron un considerable disminución de su producción, 
El trío de piano con violín y violonchelo, entre las formaciones con piano, es la que tuvo mayor auge. 
La obertura, es el genero más frecuente descriptivo (de hecho, el poema sinfónico tiene en ella su origen) o, como el 
caso de las oberturas Coriolano y Egmont, de Beethoven, es en cierto modo música incidental. 
El poema sinfónico es donde Liszt vio la posibilidad de consumar una “más íntima alianza con la poesía”. Compuso 13 
poemas sinfónicos. 
Las piezas breves casi siempre eran utilizadas para composiciones de piano (instrumento predilecto del romanticismo). 
El nocturno solía implicar un  sueño nostálgico, y no excluía el virtuosismo. 
El estudio se dedicaba a todos los grados de la técnica instrumental. 
Otros: bagatelas, baladas, caprichos, impromptus, improvisaciones, leyendas, preludios, romanzas, recuerdos, etc., 
todos ellos breves en extensión y que permiten al compositor una expresión espontánea y libre y, muchas veces, con 
carácter improvisado. En estas pequeñas formas pianísticas libres, sobresalen especialmente Chopin, Liszt, Schubert y 
Schumann. 
Melodía. Apasionada e intensa (la agogica y la dinámica ayudan a darle intensidad), es habitual en ella una calurosa 
expresión de los sentimientos individuales. 
Se exagera el grado de lentitud y de rapidez con respeto del Barroco y del clasicismo. 
Las frases melódicas son menos regulares y cuadradas que en el clasicismo. 
La melodía no siempre la comienza y termina un mismo instrumento, sino que se reparte en pequeñas partes 
interpretadas sucesivamente por distintos instrumentos. 
Ritmo. Hay cambios de tempo (accelerando, ritardando, ect.) 
Se vuelve más complejo y libre. En ocasiones, se da un empleo simultáneo de dos ritmos diferentes y contrastantes (por 
ejemplo, ritmo binario con la mano derecha y ternario con la izquierda). 
Se usa el rubato (especialmente frecuente en Chopin). 
Dinámica. Se intensificaron los extremos, hacia el píanisimo por un lado, y el fortissimo por otro. En general, la 
matización recibió un gran interés por parte de los compositores. Se utilizó toda una gama de matices para representar las 
diferentes intensidades, así como otros signos de expresión (legato o non legato). 
Tonalidad y armonía. Se utilizan nuevos acordes (novena) o se alteran los ya existentes con cromatismos y disonancias. 
Se diluye el sentido tonal, lo que produce cierta vaguedad (melodía infinita wganeriana). 
Las cadencias y reposos son menos frecuentes, y están más camuflados que en el clasicismo. 
3.- FÉLIX MENDELSSHON (1809-1847) 
Después del arranque del concepto romántico de la música, debemos considerar a Félix Mendelsshon, y según frase de 
algún tratadista, como el más clásico de los románticos, afirmación que hay que compartir, al menos, ya que su obra no 
queda perfectamente definida como plenamente romántica si se compara con la de sus coetáneos, Chopin, Schumann… 
Dado que su vida se desenvuelve dentro de un alto nivel social, como consecuencia del poder económico de la familia 
Mendelssohn, el compositor no padece las experiencias desagradables que han de sufrir buena parte de los demás 
músicos, por lo que resulta fácil observar, en toda su obra, la fluidez plácida de sus ideas musicales que, no obstante, 
ofrecen la calidad evidente de un extraordinario talento. 
Su temprana actividad compositiva se manifiesta de manera admirable en la obertura de el Sueño de una noche de 
verano, fruto de sus diecisiete años, que es la mejor promesa de una obra que abarca todas las formas musicales, desde el 
género sinfónico (sinfonías Italiana y Escocesa, entre otras), pasando por la música de cámara (tríos, cuartetos, sonatas a 
dúo), hasta su obra pianística Romanzas sin palabras, de clara influencia literaria. En lo vocal, son también dignos de 
mención sus lieder, oratorios, y su ópera Las bodas de Camacho. 
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4.- FREDERIC CHOPIN (1810-1849) 
La plenitud de la expresión romántica llega con Frederic Chopin, cuya obra bastaría por sí sola para justificar el más 
genuino concepto romántico de la música. Fue un virtuosismo del piano, para el que escribió toda su obra, aunque nos 
deja bellos ejemplos, si bien poco numerosos, en el haber del lied y en alguna obra para diversos instrumentos, que no 
añaden nada a su formidable creación pianística. 
Una de las características de su legado artístico es la firmeza de sus ideas, en las que se manifiesta el convencimiento 
por el que llega a su estilo personal, muy considerable, si tenemos en cuenta la proximidad de Beethoven, Schubert…  
Toda su obra está impregnada de una facilidad melódica y armónica que el genio de Chopin supo desgranar 
abundantemente, demostrando ser un innovador en materias rítmico-armónicas, y también un  transformador de música 
popular (valses, mazurkas…), convirtiéndola en música de primera fila, aunque sin perder su carácter. 
La grandeza de pianística de Chopin puede admirarse en sus nocturnos, baladas, polonesas, sonatas y estudios; estos 
últimos son una inestimable aportación pedagógica para el piano; como investigador de tal instrumento, renovó 
profundamente su técnica. 
Sus dos conciertos para piano y orquesta, de extraordinaria belleza y desarrollo pianístico, ofrecen una colaboración 
orquestal de discreto valor que, sin restarle calidad artística, son el exponente del singular concepto pianístico de Chopin. 
 
 
 
Sus viajes a Valldemosa (Palma de Mallorca), su vida personal junto a la escritora que empleaba el seudónimo de 
George, Sand, y otros hechos, como su amistad a la vez que rivalidad con Liszt, son algunos de los aspectos humanos que 
conviene realzar en la biografía de Chopin. Como consecuencia de una salud siempre muy precaria, murió de tuberculosis 
a los treinta y nueve años. 
5.- ROBERT SCHUMANN (1810-1856) 
Músico perseguido por la tragedia, representa admirablemente el papel de hombre de su tiempo. Su accidente en la 
mano, sus crisis nerviosas que acabarían llevándole a la locura, y otros acontecimientos marcan la personalidad de este 
gran compositor. 
Robert Schumann poseía una vasta formación cultural, y ocupa en el panorama musical de su época un puesto 
preeminente en el movimiento romántico alemán. Sus obras, trascendidas de un inequívoco elemento poético, dejan 
entrever las inquietudes renovadoras en evidente contraste con cierta rutina de las ideas ambientales que le rodeaban. 
Compositor de marcada predilección pianística, es un innovador, como lo fue Chopin, aunque con diferentes criterios 
de los del genial polaco, a la hora de concretar su personal visión del piano. También en el género sinfónico fue novedoso; 
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fue el encargado de mantener el prestigio sinfonías alemán hasta la llegada de Brahms; sus cuatro sinfonías así lo 
atestiguan. 
El piano se enriquece con su obra, la cual exige de este instrumento la ampliación técnica de los procedimientos que 
emplea para su interpretación. Los estudios son buena prueba de lo que hemos dicho. 
Junto al Carnaval Opus 9, Fantasía en “do”, Fantasía kreiskeriana y Sonatas, exigen obras pedagógicas para niños (como 
el Álbum para la juventud), Escenas de niños. 
Citaremos también su espléndido Concierto en “la menor” para piano y orquesta, considerado como una de las obras 
más importantes de su talento, que también consiguió páginas de gran calidad en el género del lied (Mirtos, Amor y vida 
de mujer, Amor de poeta). 
6.- FRANZ LISZT (1811-1886) 
En el panorama musical del siglo XIX, la aparición de la gran personalidad de Franz Liszt será de importancia definitiva, 
no solamente por el prestigio que alcanzó como intérprete del piano, del que fue un extraordinario virtuoso además de 
compositor de un sinnúmero de obras para este instrumento, sino también como iniciador de un importante movimiento 
de nuevas ideas estéticas que afectarán en mayor o menor medida, pero siempre con el sello inconfundible de su 
personalidad, tanto al drama lírico como al género sinfónico. 
Viendo las dificultades que entrañaba continuar el camino del sinfonismo impuesto por Beethoven, decidió ampliar el 
campo de la expresión sinfónica con la creación de un nuevo género: el poema sinfónico. En esta forma musical va a 
observarse el influjo de la  literatura romántica, e intentará, por medio de la música, reflejar los distintos episodios de que 
constará la obra literaria, iniciando de esta forma la llamada música programática (que ya tenía antecedentes). 
La obra de Liszt influyó en muchos compositores -uno de ellos fue Richard Wagner-, especialmente en la manera de 
orquestar que Wagner tomaría como referencia. Sin ninguna duda, Franz Liszt fue la personalidad triunfante que conoció 
todos los halagos de la sociedad, hubo de adoptar el recogimiento religioso en sus últimos años, en los que no dejó de 
crear obras de contenido místico. 
De su gran catálogo podemos destacar: 
Obras para piano: 
Años de peregrinaje; Sonatas; Estudios; Conciertos… 
Poemas sinfónicos: 
Los Preludios; Mazeppa; Lo que se oye en las montañas… 
Oratorios: 
La Leyenda de santa Isabel; Via Crucis… 
Pequeñas formas para piano. La balada. Aparece a finales del siglo XVIII y es una manifestación típica del romanticismo 
alemán. Se inspira en un texto literario, vocal en su origen, que va haciéndose un hueco en la música puramente 
instrumental. Su estructura es libre. 
El Estudio. Como su nombre indica, es una pieza pensada para el trabajo y el aprendizaje. Unas veces sobre elementos 
musicales, y otras para mejorar la técnica musical. 
El impromptus. Es una pieza breve, casi improvisada, que no tiene estructura fija. Se caracteriza por comenzar a 
componerse sin preparación previa; de ahí su carácter tan cercano a la improvisación. 
La rapsodia. Es una especie de fantasía de estilo muy libre, compuesta sobre cantos populares de corte folclórico, 
como, por ejemplo, las famosas Rapsodias húngaras, de Franz Liszt, que como su nombre indica, se inspiran en la música 
autóctona húngara. 
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7.- JOHANNES BRAHMS (1833-1897) 
Continuador directo de Beethoven en algunos aspectos, y del sinfonismo clásico en general, la obra de Johannes 
Brahms (1833-1897) llegó a su máxima perfección sinfónica, que enriqueció con su abundante temática y mano maestra 
para la instrumentación, la cual aumenta en determinados registros de la orquesta, para conseguir una solidez de bloques 
sonoros, contestatarios, de alguna manera, del procedimiento orquestal tradicional. 
Magníficos ejemplos son sus cuatro sinfonías, su doble concierto para violín, violonchelo y orquesta, así como unas 
variaciones sobre un tema de Haydn, junto a otras obras sinfónicas. 
De modo análogo, su obra pianística participa de esta grandilocuencia de las ideas musicales que caracterizan a Brahms. 
Hay cierta similitud de pensamiento entre Brahms y Schumann, y también diferencias. Schumann se inclinó en muchas 
ocasiones por el elemento pictórico y literario, mientras que Brahms lo hizo por la forma y la proporción. 
Sus dos conciertos para piano y orquesta, sonatas, intermezzos, baladas... completan, con la serie de lieder y música de 
cámara, la gran aportación de Brahms, cuya personalidad resultó ser de las más relevantes del siglo XIX. 
Los enfrentamientos habidos entre Brahms y Wagner se debieron, en ocasiones, a las diferencias existentes entre sus 
respectivos partidarios, y, otras veces, auspiciados por la crítica de la época. Tanto los seguidores como los críticos se 
dividieron (según las preferencias de cada cual) y formaron dos grupos que originaron enconos y distanciamientos, que no 
afectaron a los músicos (Brahms permaneció apartado y expresó su admiración por Wagner). 
La obra de cada uno de ellos se proyectó con absoluta independencia, estando las fronteras claramente diferenciadas. 
La obra de Brahms despertó el entusiasmo de Schumann, quien le señalo como el gran continuador de la música 
alemana. 
La amistad que le profesaron, tanto Schumann como su esposa, fue lo más preciado que tuvo este compositor. 
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